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Lear bez gwieździstego nieba

Do Teatru Wybrzeże zawitał postmodernizm w mistrzowskim wydaniu. Mistrz Roberto Ciulli wraz z Theater an der Ruhr przyjechali do Gdańska, aby pokazać „Króla Leara”, najlepszy spektakl tegorocznej edycji Festiwalu Szekspirowskiego.

Przedstawienie rozpoczyna się hałaśliwymi odgłosami, po czym kurtyna powoli odsłania dziwne postaci, a raczej posągi, rozstawione w obrębie kwadratowego obszaru sceny ograniczonego świetlówkami. Przez jakiś czas panuje cisza, aktorzy są nieruchomi, zahipnotyzowani, a widzowie przyglądają się im z zaciekawieniem. Już pierwsze minuty zapowiadają niebanalny charakter niemieckiej inscenizacji „Leara”, a statyczność i martwa cisza początku spektaklu zmusza publiczność do namysłu i szukania odpowiedzi na pytanie, czym jest czas w teatrze i jak przekłada się on na grę. W dziele Thater an der Ruhr nic, co dzieje się na scenie, jak i w umyśle odbiorcy, nie jest przypadkowe.

Roberto Ciulli realizując „Króla Leara” proponuje inną koncepcję sztuki od tych, do których widz mógł przywyknąć. Nie ma tu dramatu ślepej walki o władzę, nie ma tragedii skrywanych lub fałszywych emocji, czy też, jak w tegorocznej inscenizacji autorstwa Lwa Dodina, dramatu ojca, którego błędy są przyczyną późniejszych nieszczęść. Według wizji Roberto Ciullego, Lear jest nowoczesną sztuką o upadku człowieka, a konkretnie o tym, jak człowiek po utraceniu „absolutu” (różnie pojmowanego w kontekście różnych czasów 
i kultur) może próbować odnaleźć swoje miejsce w świecie i istnieć dalej bez Kantowskiego „gwieździstego nieba”. Komuś, kto utracił orientację, ciężko dać sobie samemu wytyczne 
i żyć w wolności z innymi. Lear pokazuje granice między wolnością, a jej brakiem oraz powody szaleństwa na własną prośbę, które również może dać wolność (jak w przypadku Edgara). W tym spektaklu jest wielu uciekinierów i wszyscy są od siebie emocjonalnie odseparowani, mimo iż formalnie przebywają razem na niewielkim obszarze (wszyscy aktorzy są na scenie od początku do końca przedstawienia).

Oryginalność i nowatorstwo niemieckiej inscenizacji są z całą pewnością skutkiem dość hermetycznego charakteru samego teatru i jego specyficznego rodzaju pracy nad spektaklami - pracy poprzez tekst. Według teatru z Muelheim, zadaniem wspólnoty, w tym wypadku grupy teatralnej, jest myślenie i ubieranie przedstawianego świata w pojęcia, a nie 
w obrazy. Aktorzy dokładnie wiedzą, jaka treść mieści się w każdym słowie dramatu.

Na scenie, oprócz wampirycznych postaci znajduje się też kilka rekwizytów, które odgrywają w przedstawieniu niezwykle ważne, symboliczne role. Są to m.in.: stół, magnetofon, drabina, lodówka, dziecięcy bączek. Niemiecka inscenizacja Leara jest ascetyczna w formie, lecz przebogata w treści, budowana na konsekwentnej i oryginalnej koncepcji. Postaci ubrane są w ciemne stroje, z wyjątkiem Leara, odzianego w czerwony szlafrok, i Krodelii (późniejszego błazna) występującej w jasnych, pastelowych barwach. Pierwszy ruch wykonany na scenie należy do Regany - to ona włącza szpulowy magnetofon, odtwarzając tym samym jedyne dźwięki muzyki w całym spektaklu, będące wspomnieniem tego, co już nie powróci. O podziale królestwa widz również dowiaduje się z taśmy magnetofonowej. Przez całą sztukę niektóre kwestie postaci odtwarzane są z nagrania. Magnetofon symbolizuje więc „pamięć, mózg” całej historii, jest tam zapisane wszystko, co widzowie zobaczą, czyli aktorzy na scenie robią coś nie po raz pierwszy. Jak tłumaczył na spotkaniu z publicznością festiwalu dyrektor artystyczny Theater an der Ruhr - Helmut Schefer: „jedyne, czego możemy nauczyć się z historii to to, że niczego nie możemy się z niej nauczyć”. W dalszej części spektaklu Lear wyjmuje ową „pamięć świata”, taśmy magnetofonowe, z lodówki (symbolizującej sposób przechowywania i „zakonserwowania” źródeł historycznych), aby następnie obwiązać nimi swoją głowę.

Kolejnym oryginalnym pomysłem było obsadzenie fenomenalnej Simone Thoma 
w podwójnej roli. Początkowo gra Kordelię, jednak gdy król postanawia wygnać swoją najmłodszą córkę, wciela się ona w postać błazna, (który oczywiście nie bawi, tylko beznamiętnie, zachrypniętym głosem, wypowiada gorzkie komentarze). Jak mówi Helmut Schefer: „Szekspir jest jasnym autorem, nie można mówić o przypadku”, więc skoro tekst dramatu pozwala na taki artystyczny zabieg, to z pewnością nie bez powodu.

Niemiecki Lear jest przepełniony treścią i aż kipi od symboliki, natomiast warstwa wizualna spektaklu pozostaje prawie nieruchoma, martwa. W dzisiejszych czasach ludzka wyobraźnia nie jest „karmiona”, współczesny świat to puste słowa, obraz bez przekazu, 
a Ciulli udowadnia, że teatr nie może sobie na to pozwolić. W niemieckim „Learze” wszystkie postaci są niewidome, co znacząco zmienia działanie na scenie, gdyż czynności fizyczne osoby ociemniałej zostają ograniczone. To jeszcze bardziej spowalnia i usztywnia akcję w inscenizacji, lecz wówczas wszystko zależy od wyobraźni odbiorcy, to ona wykonuje brakujący ruch.

Ruch widza, czyli wytężenie umysłu podczas spektaklu, okazał się być niezwykle przyjemnym wysiłkiem. Wielkie dzieło Szekspira w wielkiej inscenizacji Roberto Ciullego ukazane zostaje w nowym świetle. Wizja upadku zarówno jednostki jak i całych społeczeństw jest zatrważająca, ale równocześnie ukazuje gorzką prawdę o świecie współczesnym - 
o ludziach wyssanych z emocji i znieczulonych na cudze tragedie.

